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9. Zyklus-Konzert
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9. Zyklus-Konzert








11. Juni 2005, 19.30 Uhr
Sonntag
12. Juni 2005, 19.30 Uhr
Festsaal des Kulturpalastes
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Programm
5
Sergej Rachmaninow (1873 – 1943)
Sinfonische Tänze op. 45
Non allegro
Andante con moto (Tempo di valse)
Lento assai – Allegro vivace
P A U S E
Wolfgang Amadeus Mozart (1756 – 1791)




Dmitri Schostakowitsch (1906 – 1975)





Ballett-Suite Nr. 3 (1952) – Sechs Stücke zusammengestellt 
und arrangiert von Lewon Atowmyan




5. VALSE Tempo di valse
6. F INALE (GALOPP) Allegro
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Dmitri Kitajenko gehört zu den großen Diri-gentenpersönlichkeiten unserer Zeit. Er be-
gann seine Laufbahn als Operndirigent in Moskau
und leitete fünfzehn Jahre lang die Moskauer
Philharmoniker. Geboren in Leningrad (St. Peters-
burg), studierte er an den renommierten Musikin-
stituten seiner Heimat (Glinka Musikschule und
Konservatorien in Leningrad und Moskau) und
vervollkommnete sich bei L. Ginsburg und schließ-
lich an der Wiener Musikakademie bei H. Swarow-
sky und K. Österreicher. 1969 wurde er Preisträ-
ger beim ersten Herbert-von-Karajan-Wettbewerb
in Berlin. Kurz darauf leitete er die legendäre „Car-
men“-Inszenierung von Walter Felsenstein in Mos-
kau und entwickelte sich zu einem vielseitigen




Gast am Pult der
Dresdner Philharmonie
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Neben zahlreichen Auf-
















Im Jahre 2002 begann







und alle 15 Sinfonien
enthalten soll.
Häuser in Europa eingeladen wird und auf den
Konzertpodien in aller Welt anerkannt ist. Mit 29
Jahren wurde er zum Chefdirigenten am Moskau-
er Operntheater ernannt, war zwischen 1976 und
1990 Chefdirigent der Moskauer Philharmoniker,
übernahm anschließend (bis 1996) als Chefdiri-
gent die künstlerische Leitung des Radio-Sinfonie-
orchesters in Frankfurt und war zwischen 1990
und 1998 auch Chefdirigent des Philharmoni-
schen Orchesters Bergen (Norwegen). 1999 – 2004
war er Chefdirigent des koreanischen Rundfunks.
Er widmet sich stark dem musikalischen Nach-
wuchs. Als Dirigent beim Schleswig-Holstein Mu-
sik Festival und beim Bayerischen Rundfunk stellt
er wiederholt seine pädagogischen Fähigkeiten er-
folgreich unter Beweis. 
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Mareike Thrun, koordinierte Soloflötistin derDresdner Philharmonie seit 2002, wurde in
Rostock geboren. Sie erhielt ihre erste Ausbildung
am Konservatorium ihrer Heimatstadt, besuchte
danach die Spezialschule für Musik in Berlin und
studierte von 1995 bis 2000 an der Musikhoch-
schule „Hanns Eisler“ in Ber-
lin bei Werner Tast. Bereits zu
dieser Zeit hatte sie Gastver-
träge bei namhaften Berliner
Orchestern, so an der Komi-
schen Oper, der Deutschen
Oper Berlin und beim Berliner




Magdeburg trat sie 2001 ihre
erste Festanstellung im Or-
chester des Opernhauses Hal-
le an. Sie gewann zahlreiche
Preise bei verschiedenen Wett-
bewerben, so u. a. erste Preise
jeweils beim Bundeswettbe-
werb „Jugend musiziert“ und
beim Bachwettbewerb in Leip-
zig. Ihr künstlerischer Werdegang ist auch durch
solistische Konzertauftritte im In- und Ausland
gekennzeichnet. Einen weiteren Schwerpunkt in
ihrer künstlerischen Entwicklung bildet eine um-
fassende kammermusikalische Tätigkeit. Sie ist ge-
fragte Kammermusikpartnerin und arbeitet mit
verschiedenen Ensembles, u. a. mit den „14 Ber-
liner Flötisten“ unter Leitung von Andreas Blau















de lune“, virtuose Musik
für Harfe; „Arabesque“,
Musik für Violine und
Harfe (zusammen mit
Wolfgang Hentrich,





Nora Koch, Soloharfenistin der Dresdner Phil-harmonie seit 1991, wurde in Potsdam gebo-
ren. Sie erhielt seit dem 6. Lebensjahr Klavierun-
terricht und begann mit 14 Jahren ihre Aus-
bildung in den Fächern Harfe und Klavier an der
Leipziger Musikhochschule (Margarethe Kügler-
Kluvetasch und Max Koch).
Anschließend vervollkommne-
te sie sich in den Meisterklas-
sen von Alice Giles (Australien)
und Susann McDonald (USA).
Mit 17 Jahren debütierte sie
als Solistin im Gewandhaus zu
Leipzig und begann parallel zu
ihrem Studium eine vierjähri-
ge Substitutentätigkeit in der
Soloposition am Gewandhaus-
orchester. Auf Einladung von
Claudio Abbado gastiert Nora
Koch seit 1993 bei den Berli-
ner Philharmonikern. Sie wirk-
te bei Konzerten in Berlin u. a.
in der Waldbühne, zu den
Salzburger Festspielen, bei
CD-Produktionen und Tour-
neen durch europäische Mu-
sikzentren mit und hatte sowohl hier als auch im
eigenen Orchester vielfache Gelegenheit, mit zahl-
reichen namhaften Dirigenten zusammenzuarbei-
ten, u.a. auch mit Claudio Abbado, Sir Georg Sol-
ti, Pierre Boulez, Kurt Masur und Juri Temirkanow.
Konzertreisen führten sie u.a. durch Europa, Isra-
el und Südamerika. 1999 erhielt sie einen Lehrauf-
trag für Harfe an der Hochschule für Musik und
Theater Leipzig. 
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Sergej Rachmaninow verließ im Revolutionsjahr
1917 seine russische Heimat und gelangte schließ-
lich in die USA. Ohne sich jemals ernsthaft zur
Rückkehr entschließen zu können, blieb er den-




vom Publikum überall dafür geliebt, daß er nicht
modernistischen Kompositionstechniken gefolgt
war, sondern die Klangwelt Chopins und biswei-
len Tschaikowskis über die Zeiten künstlerischer
Umbrüche hinübergerettet hatte. Das Bekenntnis
zum intakten Gefühl, zu Emotion, Schönheit und
Leidenschaft – all das, was vorschnell als Kitsch
und Trivialität gilt – brachte der Komponist voll-
endet zum Ausdruck. Seine „Sinfonischen Tänze“
entstanden als letztes Orchesterwerk. Sie sind ein
Abgesang auf längst vergangene Zeiten. Mozart
mochte die Flöte nicht besonders, hat ihr aber
herrliche Solowerke geschenkt. Der Harfe aber hat
Zum Programm
10
EX I L U N D MU S I K
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er kein eigenes Werk gegönnt und sie auch sonst
nicht verwendet. Doch ein Doppelkonzert für bei-
de Instrumente zu schreiben, ließ er sich erwei-
chen. So entstand ein herrliches Werk, und reiz-
voller Klang umschmeichelt wohlgefällig Ohren
und Gemüt. Diese Komposition, aufgeführt von
zwei Philharmonikerinnen, steht in seiner klassi-
schen Klarheit in einem schönen Kontrast zu den
Werken von Rachmaninow und Schostakowitsch.
Mit dem Namen Schostakowitsch verbinden wir
den Gedanken an inneres Exil, also an eigenen gei-
stigen Rückzug aus einer fremd und gefährlich ge-
wordenen Umgebung. Aber gerade die in unserem
Konzert ausgewählten Werke stehen ausdrücklich
nicht für eine solche Haltung des Komponisten.
Die 1. Jazz-Suite komponierte der 28jährige aus
reiner Freude. Die Ballett-Suite Nr. 3 aber gehört
zu insgesamt vier Arrangements aus unterschied-
lichen Werken, meist Ballett- oder Schauspielmu-





hat Matisse hier ein
Höchstmaß an Ausdruck
erreicht: die Tanzenden
wie ein Ornament als
Sinnbild eines Lebens-
kreislaufs von unbän-
diger Kraft und Freude.





I ch empfinde keine Sympathie gegenüber Kom-ponisten, die nach vorgefaßten Formeln oder
vorgefaßten Theorien schreiben. Oder gegenüber
Komponisten, die in einem gewissen Stil schrei-
ben, weil es modisch ist. Große Musik ist niemals
auf diese Weise produziert worden – und ich wage
zu sagen, wird es auch nie. Die Musik eines Kom-
ponisten sollte sein Geburtsland ausdrücken, sei-
ne Liebesaffären, seine Religion, die Bücher, wel-
che ihn beeinflußt haben, die Bilder, die er liebt.
Sie sollten das gesamte Produkt der Erfahrungen
des Komponisten sein.“ So beschreibt rückschau-
end der Komponist und Weltbürger Sergej Rach-
maninow seine eigene Haltung, gleichsam ein
künstlerisches Glaubensbekenntnis, dem er mehr
„... versuche ich ständig,
so einfach und direkt
das zu sagen, was mir
am Herzen liegt ...“
Sergej Rachmaninow 
12
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geb. 20. 3. (1. 4.) 1873 
in Oneg (Gouvernement
Nowgorod); 









Dirigent bei der priva-
ten Oper in Moskau














oder weniger zeitlebens gefolgt ist. Und so rette-
te er die Klangwelt Chopins und bisweilen Tschai-
kowskis über die Zeit der künstlerischen Um-
brüche, also über eine Zeit der zunehmenden
Abkehr von einer romantischen Tonsprache und
einer eher emotionslosen konstruktivistischen
Haltung vieler Komponistenkollegen weit in das
20. Jahrhundert hinüber. Denn Schönbergs Zwölf-
tonphilosophie hatte zu Beginn des neuen Jahr-
hunderts die Gemüter nicht nur erhitzt, sondern
schließlich völlig neue kompositorische Wege auf-
gezeigt. Das mußte provozieren, wie Rachmani-
now schrieb, wie er so ganz anders an die Musik
seiner Zeit heranging. Diese unverhohlene Emo-
tionalität seiner Werke war den Kritikern sehr ver-
dächtig. Sie beurteilten sein kompositorisches
Schaffen recht zwiespältig, oftmals barsch abwer-
tend. Das Bekenntnis zum intakten Gefühl, zu
Emotion, Schönheit und Leidenschaft – all das,
was vorschnell als Kitsch und Trivialität gilt, brach-
te nämlich der Komponist vollendet zum Aus-
druck. „Beim Niederschreiben meiner Musik ver-
suche ich ständig, so einfach und direkt das zu
sagen, was mir am Herzen liegt. Sei es Liebe, Bit-
terkeit, Trauer oder Religion; diese Gefühle wer-
den Teil meiner Musik, und sie wird entweder
schön, bitter, traurig oder religiös.“ Rachmaninow
ließ sich nicht beirren trotz aller höhnischen Ver-
unglimpfung, aller rüden Polemik. Und das Publi-
kum dankte es ihm. Der Erfolg seiner Musik war
– und ist noch immer – phänomenal. 
Doch Rachmaninow war nicht nur Komponist, ein
schöpferischer Mensch und ein besonders inspi-
rierter dazu, sondern auch Dirigent, berühmt für
seine ernsthafte Werkauffassung. Vor allem aber
war er Pianist, und zwar einer der bedeutendsten
seiner Zeit.  
Er war ein König unter den Klaviervirtuosen, ein
neuer Liszt, nur etliche Jahre später. Heute erin-
nern uns lediglich zahlreiche Aufnahmen, über
250 Platten, an seine pianistischen Leistungen,
doch das kompositorische Schaffen ist geblieben
13
„Ich habe nie feststel-












und bereichert nach wie vor die Programme und
ganz besonders sein Klavierwerk das Repertoire
der Pianisten (vier Konzerte, zwei große Sonaten
und viele kleine Stücke, darunter das allseits be-
liebte cis-Moll-Prélude op. 3 Nr. 2). Auch seine Or-
chesterwerke, darunter drei Sinfonien, gelten als
bedeutende Arbeiten. Rachmaninow war in aller
Welt zu Hause, nicht immer aus freien Stücken,
denn die russische Revolution vertrieb ihn endgül-
tig aus seiner Heimat. 
1892 wurde Rachmaninows 1. Klavierkonzert mit
mäßigem Erfolg uraufgeführt. Er überarbeitete es
1917. Als dann aber 1897 seine 1. Sinfonie in St.
Petersburg erstmals zur Aufführung kam und zu
einem kolossalen Mißerfolg mit vernichtender Kri-
tik geriet, sie als zu modernistisch und ungestüm
angesehen wurde, löste dieses Erlebnis beim Kom-
ponisten starke Depressionen aus. Verbittert
schwor er fortan allem musikalischen Fortschritt
und möglichen Experimenten ab, wollte gar nicht
14
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mehr komponieren, bis ihm der Nervenarzt Niko-
lai W. Dahl vehement zu suggerieren verstand, was
er zu leisten imstande wäre („Sie werden ein neu-
es Klavierkonzert schreiben ... Das wird großarti-
ge Musik werden.“). Rachmaninow folgte solchem
Rat, suchte jetzt aber seinen Stil mehr in roman-
tisierenden Klanggebilden zu finden. Gerade sei-
ne nächsten beiden Klavierkonzerte leben von ei-
ner üppigen Klangfülle des Soloparts und der
spätromantischen Farbigkeit des Orchesters, von
schwärmerischer Lyrik und kraftvollem Pathos, von
vielen melodischen Einfällen und deren mannig-
faltigen Figurationen. Sie sind von pianistischer
Eleganz und Brillanz und stark verinnerlichtem
Ausdruck. 
Nach einer erfolgreichen Auslandstournee (1899)
als Pianist war Rachmaninows kompositorische
Schöpferkraft allmählich zurückgekehrt, sein
Schaffensmut wieder erwacht. Es entstanden
mehrere Werke, darunter 1900/01 sein 2. Klavier-
konzert c-Moll op. 18. Inzwischen war Rachma-
ninow ständiger Dirigent am Moskauer Bolschoi-
Theater geworden und trat auch als Konzertdiri-
gent erfolgreich hervor. Doch offensichtliche
Querelen ließen ihn nicht glücklich werden, und
so kündigte er seine Verträge. Im November 1906
ging er ins Ausland und ließ sich zusammen mit
seiner Familie für drei Jahre in Dresden nieder. Er
bezog ein Haus in der Sidonienstraße, das ihm all
das bieten konnte, was er gesucht hatte, vor al-
lem Ruhe. „Wir leben hier still und bescheiden“,
schrieb Rachmaninow an einen Freund, „wir se-
hen niemand, wir kennen niemand, und wir ge-
hen nirgends hin ... Ich arbeite viel und fühle mich
wohl.“ Diese Zeit sollte für ihn eine fruchtbare
Schaffensperiode werden und Dresden ein liebge-
wordener Ort bleiben, in den er auch später mehr-
fach zurückgekommen ist.  
1909 kehrte er nach Moskau zurück und leitete
dort die Kaiserlichen Sinfoniker (1911 – 1914). Die
russische Revolution vertrieb ihn. Er, der ohnehin
als Virtuose häufig im Ausland weilte, verlor seine
15









auch mit den Philhar-
monikern.
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Aufführungsdauer: 
ca. 34 Minuten
Heimat nun endgültig. Über Kopenhagen, Stock-
holm und Oslo kam er im November 1918 nach
New York. Und von dort aus begann er sogleich,
seine große pianistische Karriere fortzusetzen. Aber
er war und blieb heimatlos, lebte wechselweise in
der Schweiz und den USA, bis er sich 1935 ganz
in Amerika niederließ. In den USA erwarb er sogar
noch kurz vor seinem Tode die amerikanische
Staatsbürgerschaft, die er selbst niemals beantragt
hatte, denn er wollte Russe bleiben, einer, der in
der Fremde leben muß, dort aber nicht zu Hause
ist. Er versuchte auch gar nicht erst, Englisch zu
sprechen, so daß meist seine Frau dolmetschen
mußte. Er konnte sich solche Allüren leisten, denn
im europäischen und vor allem im amerikanischen
Musikleben spielte er schon längst eine herausra-
gende Rolle. Ohne sich jemals ernsthaft zur Rück-
kehr entschließen zu können, blieb er dennoch eng
mit seiner Heimat verbunden, was er insbesonde-
re während des Zweiten Weltkrieges mit zahlrei-
chen ideellen und materiellen Sympathiekundge-
bungen unter Beweis stellte. 1943 starb er im
kalifornischen Beverly Hills an einem Krebsleiden.
Im Herbst 1940, fünf Jahre nach seiner endgül-
tigen Übersiedlung in die USA, vollendete Rach-
maninow sein letztes großes Orchesterwerk, die
Sinfonischen Tänze op. 45. Er widmete das Werk
Eugene Ormandy und dessen berühmtem Philadel-
phia Orchestra, denn gerade zu diesem Klangkör-
per hatte er gute Verbindungen. Zwei seiner wich-
tigen Kompositionen sind dort uraufgeführt
worden, so sein 4. Klavierkonzert (1926) und die
3. Sinfonie (1936).
„Der Titel ist irreführend“, meint Peter Korfmacher
im „Harenberg Konzertführer“, „denn von tänze-
rischer Kurzweil haben die drei Sätze nichts. Die
Bedeutung liegt eindeutig auf ,sinfonisch‘, nicht
auf ,Tanz‘“. Bekannt ist auch, daß Rachmaninow
sich mit einem Titel für dieses Werk ohnehin
schwer tat, wollte die einzelnen Sätze sogar „Tag“,
„Dämmerung“ und „Mitternacht“ nennen und war
zwischenzeitlich der Meinung, seine Komposition
16
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Rachmaninow mit
seiner Frau in Beverly
Hills; Foto 1942, ein
Jahr vor seinem Tod
„Fantastische Tänze“ nennen zu können – also
doch „Tänze“. So ist es nicht ganz abwegig, denn
Tänze haben nicht allein mit Kurzweil zu tun. Die-
se hier, trotz Polkarhythmus im 1. und Walzer-
traum im 2. Satz, sind eher dramatisch zu nennen,
spiegeln Konflikte und innere Zerrissenheit wider.
Man muß vielleicht nicht sogleich an Tänze des
Todes denken, auch wenn im Schlußsatz sein „all-
gegenwärtiges Leitthema, die ,Dies-irae‘-Sequenz“
(Korfmacher) als Motiv des Todes aufscheint. Doch
ein wenig „Hexensabbat“ ist dabei, denn Rachma-
ninow lehnte sich bewußt in der Instrumentation
an Berlioz und dessen „Symphonie fantastique“ an.
Ebenso wie Berlioz war es offensichtliches Anlie-
gen des Komponisten, seinem Werk autobiogra-
phische Züge verleihen zu wollen und sich in der
Fremde an seine russischen Wurzeln zu erinnern. 
Dies irae, ein Thema aus seiner 1. Sinfonie, russi-
scher Volksgesang und eine letzte Reminiszenz an
Tschaikowski verdichten sich in diesem Werk förm-
lich zu seinem künstlerischen Credo.
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Der Eröffnungssatz, dreiteilig angelegt, bewegt sich
im großen und ganzen im Polkarhythmus, ohne je-
doch volkstümliche Elemente besonders zu beto-
nen. Leidenschaftliche, unruhevolle, düster-be-
drohliche und freundliche Gedanken stehen sich
gegenüber. Eine scharf akzentuierte Rhythmik kon-
trastiert mit einer breiten, lyrischen Melodik im Mit-
telteil. Während der erste Teil von einem markan-
ten, aus Dreiklangsbrechungen bestehenden Thema
beherrscht wird, basiert der zweite Abschnitt auf ei-
ner traurigen, an russische Volkslieder erinnernden
Melodie, zunächst vorgetragen vom Saxophon, um
danach von anderen Instrumenten übernommen zu
werden. Im dritten Teil tritt das markante Thema
des Beginns nochmals hervor, wird verarbeitet und
mündet schließlich in einem Zitat aus Rachmani-
nows 1. Sinfonie aus dem Jahre 1895.
Den Mittelsatz, im Charakter eines Walzers gehal-
ten, eröffnen geheimnisvoll rhythmisierte Blech-
bläserakkorde. Doch bald setzt ein träumerisches
Walzerthema ein, angestimmt vom Englischhorn,
aufgefangen und verarbeitet im Orchester. Die an-
fängliche Melancholie wandelt sich allmählich in
Erregtheit, mündet dann aber in der Coda, in die
sich Themen des 1. Satzes hineindrängen. Durch
häufige Taktwechsel verliert sich der Walzerrhyth-
mus immer mehr. 
Der Schlußsatz, Höhepunkt des Zyklus, gibt einer
dunklen, fast tragischen Stimmung Ausdruck.
Durch abwärtsschreitende, fahle Bläserakkorde
eröffnet, schließt sich nach einer von Glocken-
schlägen begleiteten Überleitung ein fast unheim-
lich wirkendes Scherzo an. Dessen 2. Thema, von
Flöte und Piccolo vorgetragen, erscheint als „Dies
Eindeutig sinfonisch, nicht
tänzerisch – gewidmet Eugene
Ormandy und seinem berühmten
Philadelphia Orchestra
18
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irae“, das Motiv des Todes. Ein breit angelegter ly-
rischer Teil schließt sich an, der wieder Erinnerun-
gen an das Walzerthema des 2. Satzes weckt.
Doch schon bald drängen fast kämpferisch die ge-
spenstischen Themen des Scherzos wieder hervor,
die jedoch nach und nach den synkopischen, der-
ben, in der Form an einen alten russischen Bau-
erntanz erinnernden Rhythmen unterliegen. Die
Gedanken an den Tod weichen dem Leben.
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Wolfgang Amadeus
Mozart als Ritter vom
Goldenen Sporn;
Gemälde (1777)
Wolfgang Amadeus Mozart hat zeitlebensversucht, eine Anstellung zu finden, die es
ihm ermöglichen sollte, gänzlich seiner Kunst zu
leben. Zwar wurde er seit seinem dreizehnten Le-
bensjahr als unbesoldeter Konzertmeister für die
Salzburger Hofmusik geführt, drei Jahre später
beim neuen Erzbischof – das war Hieronymus
Colloredo, dem Mozart 1781 den Dienst endgül-
tig versagte – sogar für seine Tätigkeit entlohnt,
doch fühlte er sich in seiner Heimatstadt keines-
wegs wohl. Immer wieder kam es zu Reibereien
mit seiner Obrigkeit und immer wieder zu Versu-
chen, das Glück andernorts zu suchen. Auf etli-
chen Reisen hatte der Knabe Mozart die große,
weite Welt gesehen und für sich entdeckt; als jun-
Befolgte Vaters Rat, den
Publikumsgeschmack
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geb. 27. 1. 1756 
in Salzburg; 





































ger Mann wollte er hinaus aus der kleinstädtischen
Enge und damit einer einengenden Pflicht entge-
hen. Er – vermutlich sogar noch mehr Vater Leo-
pold – bemühte sich, auf weiteren Reisen dieses
Glück zu suchen, einen neuen Brotherrn zu fin-
den, sei es in Wien, in München oder gar in Pa-
ris. Salzburg war ein zu kleiner Platz für ein Ge-
nie, das – unter anderem – große Opern schreiben
wollte. Colloredo bedurfte keines Genies, sondern
pflichtgetreuer Musikbeamter, die nicht ständig
Urlaub im Kopfe hatten und seinen Musikwün-
schen wenig nutzen konnten, wenn sie immer an
anderen Orten auftreten wollten. So gewannen
schnell kalte Abneigung auf seiten des Erzbischofs
die Oberhand und steigende, weil unterdrückte
Gekränktheit und zunehmender Haß auf Mozarts
Seite. 
In München war um Neujahr 1775 die neueste
Oper des jungen Komponisten, „La finta giardi-
niera“ (Die Gärtnerin aus Liebe), aufgeführt wor-
den, doch ohne den dringend benötigten Erfolg,
der zu einer Anstellung hätte führen können. Bei-
de Mozarts, Vater und Sohn, waren enttäuscht
zurückgekehrt. Und wieder reichten sie Urlaubs-
gesuche ein. Der Vater, sich immer noch für den
Sohn verantwortlich fühlend, wurde von Collore-
do abgewiesen. Was also blieb übrig als ein Ge-
waltstreich? Am 1. August 1777 bat Wolfgang
kurzerhand um seine Dienstentlassung mit dem
Hinweis, das Evangelium lehre, daß Kinder von
Gott ihre Talente erhalten hätten und diese nut-
zen müßten, um für ihr eigenes Fortkommen zu
sorgen und ihre eigenen und ihrer Eltern Umstän-
de zu verbessern. Es scheint, als hätte der Erzbi-
schof ein Einsehen, vielleicht aber auch einfach
die Nase voll. Er unterschrieb das Bittgesuch mit
dem lakonischen Vermerk, man könne das „Glück
weiter anderwärts suchen“. 
Am 23. September 1777 begann die große Reise,
die Wolfgang und seine Mutter – der Vater blieb
in Salzburg – über München und Mannheim nach
Paris führte und ihm Ruhm und Amt bringen soll-
21
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te. In München war „keine vacatur da“, in Mann-
heim ebenfalls nicht. Was nun? Auf eine gewisse
Zeit konnte Wolfgang bleiben und dort als Musik-
lehrer die fürstlichen Kinder unterrichten, aber die
erhoffte Anstellung als Kammerkompositeur blieb
aus. Mutter und Sohn verweilten über den Winter
in Mannheim, und Wolfgang ließ es sich gut ge-
hen, vor allem aber, weil er sich in die fünfzehn-
jährige Aloysia Weber verliebt hatte, sogar mit ihr
nach Italien gehen wollte, um sie dort zum Star
zu machen. Der strenge Vater verhinderte aus der
Ferne solche „enthusiastische Einbildung“; „so eine
Reise ist kein Spaß ..., man muß andere wichtige-
re Gedanken im Kopf haben, als Narrenpossen, ...
sonst sitzt man auf einmahl im dreck“. So wurde
denn Paris als Ziel ins Auge gefaßt. Man hatte ja
gute Erinnerung und Erfolge damals, wurde als
Siebenjähriger sogar zur Abendtafel eines leibhaf-
22
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Paris, Garten der
Tuilerien; Stich von 
Martin Engelbrecht
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tigen Königs geladen. Das – dachte auch Wolfgang
jetzt – wäre wirklich ein Ort, „wo man ganz gewis
geld machen kann“. Doch bald mußte er erkennen,
Paris hat nicht auf ihn gewartet. Die Stadt seiner
„Wunderkind“-Erfolge nahm ihn einfach nicht zur
Kenntnis. Der frühere Ruhm war längst verblaßt,
stattdessen mußte er so manche Demütigung
durch die Pariser Gesellschaft erfahren. 
Dem Vater im fernen Salzburg wurde es bang, weil
keine Erfolgsmeldungen kamen, nur beispielswei-
se ein kummervoller Bericht, wie Wolfgang in ei-
nem ungeheizten Zimmer einer adligen Dame auf
einem schlechten Klavier vorspielen mußte und
diese nicht einmal ihre Gespräche mit der anwe-
senden Gesellschaft unterbrechen wollte. 
So versuchte Leopold wenigstens, seinem Sohn
kluge Verhaltensregeln zu geben, damit er die we-
nigen Chancen, die er bekommen könnte, nicht
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noch verspielte. Denn wer kannte den jungen
Brausekopf besser als er, der sorgende Vater: „ ...
folge meinem Rath und gedenke daß an dem er-
sten Stücke dein ganzer Credit hängt. höre, bevor
du schreibst, und überlege den Geschmack der Na-
tion, höre oder betrachte ihre Opern, ich kenne
dich, du kannst alles nach ahmen. schreib nicht in
Eyle.“ Er solle Freunde suchen, sich mit ihnen be-
raten, auf ihr Urteil hören. Mit anderen Worten,
der Vater riet, den Publikumsgeschmack zu beach-
ten, denn es sei „um Ehre und GeldEinnahme(!)
zu thun“. Und tatsächlich, der Sohn – meist we-
nig geneigt, sich unterzuordnen – zeigte sich
plötzlich willig, bemühte sich vehement um Zu-
gang zur besseren Gesellschaft und lernte dabei
sogar einige wichtige Persönlichkeiten kennen, die
ihm helfen sollten. Aus solchen Begegnungen re-
sultierten dann tatsächlich einige Aufträge, u.a.
auch der für die sogenannte „Pariser Sinfonie“ KV
297.
Über Vermittlung hatte Mozart auch den Herzog
de Guines kennengelernt, einen flötespielenden
Musikliebhaber, dessen Töchterchen „magnefique
die Harpfe“ spielte. Mozart sollte das Kind in der
Kunst der Komposition unterrichten, stellte aber
rasch fest, daß sie „keine Person zum komponie-
ren“, sondern „von Herzen dumm und Herzen
faul“ sei. Vater Leopold, in Sorge um seinen Sohn,
meldete sich sofort: „…suche die Freundschaft des
Duc de Guines zu erhalten, und sich bei ihm in
Credit zu setzen, ich habe ihn oft in Zeitungen ge-
lesen, er gilt alles am Königlichen Hofe.“ Der bra-
ve Sohn folgte diesem Rat und schrieb dem Her-
zog auf dessen Wunsch ein Konzert für Flöte,
Harfe und Orchester.  
Dieses Doppelkonzert ist nicht nur ein Unikum im
Schaffen Mozarts, sondern überhaupt in der Mu-
sikliteratur. Es gibt kein Vorbild dafür. Aber Mo-
zart brauchte so etwas auch nicht. Natürlich kann-
te er anders besetzte Gruppenkonzerte, zumal
diese in Paris gerade sehr beliebt waren und gern
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Pariser Orchestermode anstecken und für die ge-
wünschte Besetzung mit Flöte und Harfe erwär-
men, obwohl er bekanntermaßen beide Instru-
mente nicht recht mochte. Vielleicht aber hatte er
auch nur des Vaters Worte im Ohr, sich dem Her-
zog verbindlich zu zeigen. So hält bis heute ein
gewisser Streit über den Wert dieses Konzertes an,
denn manche Menschen wollen eine gewisse
Lieblosigkeit heraushören und halten das Werk für
„nichtssagend“, andere jedoch sind des Lobes voll
und nennen es „geadelt vom Genius eines Mei-
sters“. Wir aber lassen uns nicht beirren und mö-
gen es wegen seiner musikantischen Frische und
seines spielerisch-leichten Esprits. Wir wollen in
diesem Werk ja auch nicht nach gedanklicher Tie-
fe suchen oder einen Kampf gegen dämonische
Kräfte erleben. Wir erfreuen uns an einem kunst-
voll gearbeiteten und klanglich außerordentlich
reizvollen Stück heiterer, liebenswürdig-eleganter
Gesellschaftsmusik.
Konzert für Flöte und Harfe
Zur Musik
Dem locker aufgebauten und besonders in den
Solopartien eine Fülle von Gedanken verströmen-
den Eröffnungssatz folgt ein inniges, idyllisches
Andante, in dem vor allem die Harfe bedeutungs-
voll eingesetzt wird und im Wechselspiel mit Flö-
te und den Streichern aparte und wirkungsvolle
Klangmöglichkeiten entfaltet. 
Das Finale, ein nach französischem Vorbild gestal-
tetes „Rondeau“ voller farbiger Veränderungen
des thematischen Materials, zeichnet sich durch
seine interessante Instrumentation aus, denn ne-
ben den eigentlichen Soloinstrumenten werden




von Konzert, wo alle
Instrumente zu ihrer
Zeit glänzen, einander
necken und sich ant-
worten, sich streiten und
sich aussöhnen“, so
beschrieb das „Journal
de Musique“ 1770 die
neue Pariser Orchester-
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S o weltweit anerkannt die Musik von DmitriSchostakowitsch auch ist, so sehr sie auch zu
den bedeutendsten musikalischen Schöpfungen
des 20. Jahrhunderts gehört, war sie doch deut-
lich an die kulturpolitischen Entwicklungen in der
Sowjetunion gebunden, an das ideologische
Machtgefüge, an eine furchterregende Zensur, an
künstlerische Einschränkungen einerseits und
kunsthemmende Forderungen andererseits, kurz
an mancherlei Repressalien. So mancher Mensch
wäre daran zerbrochen, Schostakowitsch aber
fand einen Weg, damit zu leben, damit umzuge-
hen und sich zu biegen, ohne sich wirklich zu ver-
biegen. Denn er war kein musikalischer Weltbür-
ger wie beispielsweise Strawinsky und blieb in
seinem Vaterland. Er unterwarf sich schließlich ei-
ner Doktrin, sicherlich nicht nur aus reinem Op-
portunismus. Dennoch wurde er von der Partei ge-
maßregelt und mußte sogar mehrfach versuchen,
seinen Kopf aus einer bereits geknüpften Schlin-
ge zu ziehen. So ging er in eine innere Emigrati-
on und spielte – das ist sehr wohl zu vermuten –
die Rolle eines „Gottesnarren“, der hinter der Mas-
ke der Einfältigkeit die Wahrheit zu verkünden
versucht. Er wollte, mußte überleben und durfte
sich, um vor sich selbst zu bestehen, dabei nicht
verraten, seiner eigenen Linie nicht untreu werden.
Das war schwierig. Und so entstanden immer wie-
der Werke, die ihn dennoch zu einem der bedeu-
tendsten Komponisten unserer Zeit machten und
ihn zu einem wichtigen Repräsentanten der viel-
schichtigen und widersprüchlichen Musikent-
wicklung im 20. Jahrhundert werden ließen.
Schon als junger Mensch nahm er sehr wach die
politischen, geistigen und künstlerischen Tenden-
zen in seiner Umgebung auf und an den experi-
mentellen Versuchen zahlreicher Künstler, sich eine
neue Welt zu erschließen, teil. 1934 wurde seine
Oper „Lady Macbeth von Mzensk“ aufgeführt, ein
Werk, das seine kompositorische Entwicklung, ja
sein weiteres Leben gründlich verändern sollte.




entwicklung im 20. Jahrhundert
Dmitri Schostakowitsch
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mitteln, eben auch experimentell neuen zu einer
sehr gemischten – man möchte sagen: pluralisti-
schen – Tonsprache, geriet er auf den Weg, der ihn
von der stalinistischen Doktrin eines „soziali-
stischen Realismus“ weit entfernte. Anfangs – kurz
nach der Leningrader Premiere – wurde diese Oper
noch als Beispiel des sozialistischen Realismus ange-
sehen, denn die Hauptfigur Katerina zeigt tiefste
menschliche Gefühlsregungen: Zorn, Zuneigung,
Schmerz und am Ende höchste Verzweiflung. Ihre
Gefühle kommen in der Musik mit einer wahren
emotionalen Aufrichtigkeit zum Ausdruck, also
durchaus im Sinne der Doktrin. Doch Stalin selbst
sah sich das Werk zwei Jahre später an, und
prompt erschien der berühmt-berüchtigte Prawda-
27
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Der Prawda-Artikel –
vermutlich sogar von
Stalin selbst in Auftrag
gegeben – sollte ein
Exempel statuieren, um
auch anderen Künstlern







Artikel „Chaos statt Musik“. Darin heißt es: „Das
Publikum wird von Anfang an mit absichtlich dis-
harmonischen, chaotischen Tönen überschüttet.
Melodiefetzen und Ansätze von Musikphrasen er-
scheinen nur, um sogleich wieder unter Krachen,
Knirschen und Gekreisch zu verschwinden. Dieser
‚Musik‘ zu folgen ist schwer, sie sich einzuprägen
unmöglich. ... Alles ist grob, primitiv und trivial.
... Die Musik schnattert, stöhnt und keucht. ... Der
Komponist ... chiffrierte seine Musik durch Zusam-
menklänge, die nur Formalisten und Ästheten in-
teressieren können, deren Geschmack sich schon
längst verformt hat. Er kümmert sich nicht um die
Erwartungen der sowjetischen Kultur, die jede
Form von Grobheit aus der Kunst und jede Form
von Wildheit aus den letzten Winkeln unseres Le-
ben verbannen möchte. ... Dieses Spiel kann böse
enden.“ Wenn auch heute diese Oper durchaus als
ein musiktheatralisches Schlüsselwerk des 20.
Jahrhunderts angesehen werden kann, reagierte
seinerzeit die Partei mit solch heftiger Diffamie-
rung. Und Schostakowitsch wußte, was auf ihn
zukommen könnte.
Aus ähnlichen Schmähschriften – immerhin die of-
fizielle Meinung der Machthaber – waren sehr rasch
Verfolgungen, sogar Verhaftungen und gelegent-
lich Todesurteile erwachsen. Wirkliche Begründun-
gen für staatsfeindliche Haltungen waren schnell
zu finden. Unter derartigem Druck wurde „Lady
Macbeth“ abgesetzt und erst 1963 in einer über-
arbeiteten Fassung unter anderem Titel („Katerina
Ismailowa“) erneut inszeniert. Schostakowitsch
mußte seither in ständiger Angst leben, der „Säu-
berung“ Stalins zum Opfer zu fallen, zog weitere
Werke zurück und begann in neueren Werken sei-
ne ästhetischen Ansichten zu verdecken und die
kompositionstechnischen Mittel zu verändern. Die
radikalen Positionen der zwanziger Jahre schienen
für ihn urplötzlich keine Zukunft mehr zu haben.
Er konzentrierte sich jetzt mehr auf die Ausarbei-
tung eines klareren, ansprechenderen Stils mit
Rückwendung auf klassische Vorbilder. Was an-
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fangs noch als Kompromiß erschien, als „die schöp-
ferische Antwort eines sowjetischen Künstlers auf
eine berechtigte Kritik“ (Prawda), entwickelte sich
bald schon zu einem zur Reife strebenden Perso-
nalstil seiner späteren Werke. Und doch blieb
Schostakowitsch immer wieder staatspolitischen
Anfeindungen ausgesetzt. Noch nach dem Kriege
wurde er einer abstrakten, emotionslosen Musik-
sprache verdächtigt sowie angeblich neoklassizisti-
scher Tendenzen als „Mittel zur Flucht vor der
Wirklichkeit“. 
Aber es gab auch immer wieder Anerkennungen
für seine Leistungen. 1937 wurde er zum Kompo-
sitionslehrer an jenes Konservatorium berufen, in
dem er selbst einmal seinen künstlerischen Weg
begann. Als Professor am Leningrader Konserva-
torium lehrte er immerhin vier volle Jahre und
durchlebte dort die schrecklichen Kriegsjahre. Sei-
ne Siebente, die sogenannte „Leningrader“ Sinfo-
nie, entstand ganz unter diesem Eindruck des ei-
genen Erlebnisses. In den 40er Jahren übernahm
er dann die Komponistenklasse des Moskauer Kon-
servatoriums. Aber eine tiefe Angst lebte in ihm
weiterhin und bestimmte damit auch über lange
Zeit seine kompositorische Haltung, die sich mehr
an der „gesunden, verständlichen und realistischen
Tradition“ der russischen Musik orientieren muß-
te. Und immer war es eine rechte Gratwanderung.
Einerseits durfte er nicht das „weise“ Urteil der Par-
tei in Frage stellen, vermied also sogar entfernte
Anklänge an „avantgardistisch“ oder „formali-
stisch“ verschriene Experimente, andererseits
konnte und wollte er dennoch aus dem eigenen,
ästhetisch begründeten Denkschema nicht völlig
heraustreten. 
1948 wurde er erneut gemaßregelt, gemeinsam mit
Prokofjew und Chatschaturjan. Er beantwortete
dies, um sich zu schützen, mit einem neuen Werk
in demonstrativer Demut vor der großen Partei und
schuf das Oratorium „Lied von den Wäldern“, eine
Verherrlichung der stalinistischen Aufbauleistung.






wahr, u.a. als Sekretär
des Komponisten-
verbandes.
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riode nach Stalins Tod (1953) ebbte der „Forma-
lismusstreit“ nicht ab. Doch Schostakowitsch war
zum Kampf bereit, nicht in der politischen Arena,
sondern mit seinen Waffen, der Musik. Er verwen-
dete z.B. in neuen Schöpfungen ältere Fragmen-
te aus seinen Arbeiten, solche, die seinerzeit offen
kritisiert worden waren und weichte damit Verkru-
stungen auf, die ihn einst gehindert hatten, „mo-
dern“ zu sein. Seine Tonsprache wurde immer
selbstbewußter, wußte er sich doch auf einem rich-
tigen Weg. Ältere, seinerzeit abgelehnte Werke ka-
men wieder in die Programme. Seine Oper „Die
Nase“ durfte sogar wieder aufgeführt werden
(1974). Ungeachtet der mannigfachen Auseinan-
dersetzungen mit dem sowjetischen System blieb
Schostakowitsch zeitlebens ein unverbrüchlich
loyaler Bürger seines Landes.
Schostakowitsch gehörte zu den Komponisten, die
alle Genres bedienen können. So liebte er die klei-
ne, kammermusikalische Form und bedachte sie
reich. Er komponierte exzellente Klaviersachen –
u.a. auch für Kinder –, war aber ebenso in den
großen sinfonischen, vokalsinfonischen und thea-
tralischen Formen mit großer Sicherheit und ab-
solutem Selbstverständnis tätig. Allein 15 Sinfoni-
en entstanden so, ein Œuvre ohnegleichen. 
So überrascht es wohl nicht, daß wir in seinem
Werkverzeichnis auch Sachen finden, die nicht un-
mittelbar zu seinen bevorzugten Gattungen
gehören, ihm aber dennoch gehörigen Spaß berei-
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Aufführungsdauer:
ca. 7 Minuten
Interessant ist die Ent-
stehung seiner sehr reiz-
vollen und eingängigen
2. Jazz-Suite 1938:
Nach dem 1. Schriftstel-
lerkongreß im Sommer
1934, als die Doktrin des
„sozialistischen Realis-
mus“ die Richtung zu
bestimmen begann,
wurde der ausländische
Jazz aus der Sowjet-
union verbannt, um eine
„Infiltration des feindli-
chen Auslandes“ abzu-
wehren. Die Partei ver-
suchte, den Feind durch
Nachahmung zu besie-
gen und gründete ein
riesiges staatliches Jazz-
orchester. Es sollte un-
gefährlichen Jazz, also
solchen ohne westlichen
Einfluß spielen. Das war
anfangs schwierig, weil
es kein Notenmaterial
dafür gab und der ein-
gesetzte Leiter zwar eine
klassische Musikaus-
bildung genossen hatte,
aber nichts von Jazz
verstand. So wurde
Schostakowitsch gebe-
ten, für diese Truppe
etwas zu schreiben.
Suiten. Wir werden die 1. Suite für Jazzorchester
erleben. Die Anregung dazu erhielt der Komponist
von ausländischen Jazzgruppen, die durchs Land
zogen und mit ihrer „fremdartigen“ Musik Begei-
sterung hervorriefen. Die Suite wurde am 24. März
1934 uraufgeführt. Doch mit dem Anspruch, den
der Titel erhebt, hatte das Werk nur wenig gemein,
denn es handelt sich eher um drei moderne Tän-
ze, die ins Klanggewand eines Salonorchesters ge-
steckt wurden, als um echte Jazz-Nummern. Aber
es ist ein Werk, das ganz im Spannungsfeld zwi-
schen „E“- und „U“-Musik steht, aber jene „puri-
stische“ Trennung zwischen ernster und unterhal-
tender Musik aufhebt. Für Schostakowitsch
stellten sich keine derartigen Zuordnungsfragen. Er
hielt es damit wie einst die großen Klassiker, für
die kein Problem daraus erwuchs, tänzerische Ge-
brauchsmusik für jede Gelegenheit bereitzuhalten.
Zu Beginn seiner Laufbahn hatte Schostakowitsch
mit seinem Ballett „Das goldene Zeitalter“ (1930)
einen großen Erfolg erlebt. Andere Ballettmusiken
folgen rasch: „Der Bolzen“ (1931) und „Der helle
Bach“ (1935). Sie erlebten ebenfalls höchst erfolg-
reiche Aufführungen. Doch nach der Parteischel-
te im Zusammenhang mit der „Lady Macbeth“
wurden auch diese Werke verdammt, besonders
„Der helle Bach“, eine Handlung, die in einer
Kolchose spielt und mit einer „fröhlich, leicht und
verspielten“ Musik in „einer hellen, einfachen Spra-
che“ geschmückt war, wie der Komponist meinte.
Eineinhalb Jahrzehnte lang wurden seine Ballette
nicht aufgeführt, und Schostakowitsch hat auch
niemals mehr ein solches komponiert.
Eine weitere düstere Zeit begann für den Kompo-
nisten im Jahre 1948, als seine Musik bei einem
Kongreß des Komponistenverbandes für „wertlos“
erachtet wurde. Das hatte insofern bittere Folgen,
als seine Werke eine längere Zeit nicht einmal im
Rundfunk gespielt wurden, er also keine Einnah-
men hatte. Es wird vermutet, daß sein Freund, der
Musikwissenschaftler Lewon Atowmjan, ihm finan-
zielle Hilfe angedeihen lassen wollte, als er vier
31
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Aufführungsdauer:
ca. 20 Minuten
Suiten aus Schostakowitschs Balletten und einigen
anderen Werken zusammenstellte und für ein klei-
neres Orchester arrangierte. 
Die Ballett-Suite Nr. 3 entstand 1952 und wurde
sogleich veröffentlicht. Sie besteht aus sechs Num-
mern, drei davon, die Nummern 1, 2 und 4 aus der
Schauspielmusik „Menschliche Komödie“ op. 37
(1933/34), nach Balzac, die anderen drei Nummern
(3, 5 und 6) aus dem Ballett „Der helle Bach“
op. 39 (1934/35). Wenn wir heute diese geistrei-
chen, ja entzückenden Stücke hören, dürfen wir
uns wirklich fragen, wieso so etwas jemals als
„dekadent“ bezeichnet werden konnte und worin
sich Schostakowitsch als musikalischer „Rebell“
hervorgetan haben mag. Auf uns Heutige wirken
diese Tänze charmant und anmutig und sind
nichts weiter als vergnügliche Stücke.
Musik in „heller, einfacher
Sprache“ – charmant,
anmutig – nichts weiter
als vergnügliche Stücke
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0351/ 811 99-23 
info@schillergarten.de
www.schillergarten.de
U nter dem Namen „SchillerGarten – GroßesRestaurant und Café“, mit dem das beliebte
Lokal seit Dezember 2004 wieder in Betrieb ist, wur-
de es um die Jahrhundertwende schon einmal ge-
führt. Restaurant und Café – das ist auch das Kon-
zept des neuen Besitzers Frank Baumgürtel und
seines Teams. Er ist in Dresden kein Unbekannter, be-
treibt er doch auch das „Paulaner’s“ im Taschenberg-
palais und den „Radeberger Spezialausschank“ am
Terrassenufer.
Etwa 50 Mitarbeiter verwöhnen täglich von 11 bis
01 Uhr die Gäste im SchillerGarten, der im Stil der
Jahrhundertwende mit viel Holz und einem sehens-
werten Zinntresen eingerichtet ist. Im alten Licht-
spieltheater wird künftig der Ausschank für den
Biergarten mit 1000 Plätzen sein. Das Schiller-
denkmal, 1859 von Litfaß – Erfinder der Anschlag-
säulen – zum 100. Geburtstag des Dichters gespen-
det, findet wieder seinen Platz. Schiller, der 1785 bis
1787 im Hause Theodor Körners auf der anderen
Elbseite logierte, soll mit der Wirtstocher des Schil-
lerGartens, Justine Segedin, angebandelt haben. Seit
1859 wird das Lokal „Schillergarten“ genannt. Zum
200. Geburtstag des Dichters 2005 wird sich Mar-
ketingleiter Thomas Jacob sicher einiges einfallen
lassen. Doch dazu gibt er heute noch nichts preis.
Ab der Saison 2005 wird die Anlegestelle der Säch-
sischen Dampfschifffahrt von Loschwitz nach Bla-
sewitz verlegt. Der neugestaltete Anleger soll einer-
seits der Dampfschifffahrt mehr Fahrgäste bescheren,
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9. Philharmonisches Konzert
9. Außerordentliches Konzert






Sonnabend, 18. 6. 2005
19.30 Uhr, A1









Franz Schubert (1797 – 1828)
Sinfonie h-Moll D 759 (Unvollendete)
Manuel de Falla (1876 – 1946)
„La vida breve“ (Ein kurzes Leben)
konzertante Opernaufführung in Originalsprache
Dirigent















Sonnabend, 25. 6. 2005
19.30 Uhr, AK/J




Frederick Delius (1863 –1934)
„The walk to the Paradise Garden“
Frederick Delius
„La calinda“ – Tanz aus der Oper „Koanga“
Wolfgang Amadeus Mozart (1756 –1791)
Konzert für Violine und Orchester G-Dur KV 216
Edward Elgar (1857 –1934)
„Enigma“ –



































Jochen Kupfer Bariton · Matthias






Ein Schultheiß und ein Wirt
Olaf Böhme und Peter Kube Sprecher
u.a.
Sonntag, 19. Juni 2005, 11.00 Uhr
Garten im Schloß Albrechtsberg
MUSIKAL ISCHES PICKNICK
Heitere Serenadenmusik im Grünen
für die ganze Familie mit Solisten
der Dresdner Philharmonie
Eintritt: 15 €, Kinder bis 14 Jahre frei
Freitag, 26. August 2005, 19.00 Uhr
Römisches Bad im Schloß Albrechtsberg
PHILHARMONIC FLA IR
Philharmonische Kammermusik,
Feuerwerk und Tanz auf der Wasserbühne
(mit Gastronomie)
Eintritt: 25 €
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27 FEINKOST AUS KLANG
Wie kam es, daß FLÖTE und HARFE so glücklich zueinander fanden?
Um so angeregt zu plaudern, sich zu necken und eng umschlungen zu
lustwandeln wie in diesem Konzert C-Dur KV 299? Überliefert ist, daß
Mozart mit der Flöte wenig am Hut hatte. Auch die Harfe nannte er nicht
eben charmant ein „in seinen Möglichkeiten etwas eingeschränktes Ta-
steninstrument“. Die Antwort ist einfach: Mozart erfüllte den Auftrag ei-
nes Aristokraten. Der liebte die Flöte und hatte eine Harfe zupfende Toch-
ter. So wurde die Welt um ein seltenes Original für Harfe reicher und um
die ungewöhnliche Kombination mit Flöte obendrein.
Der phantasievolle Klangzauber – Mozart konnte und
wollte sein Genie nicht verleugnen – entspringt dem
Miteinander beinahe archaischer Vertreter der
Familien der Holzblasinstrumente und Zupf-
instrumente. Schon Bilder und Schnitzereien
aus dem 9. Jahrhundert zeigen die Harfe in
Europa, womöglich war sie schon
viel früher hierher gebracht
worden. Sie scheint die älteste
Lösung, mehrere Saiten an ei-
nen Resonanzkörper zu knüp-
fen. Dieser bildet mit dem ge-
schwungenen „Hals“ einen Winkel,
zwischen dessen Schenkeln die
Saiten gespannt sind.
Unter den Holzblasinstrumenten
wiederum dürften keine älter sein
als Flöten, wo sich der Luftstrom
an einer scharfen Kante bricht, in
Wirbel zerfällt und sich im Rohr
in wohlklingenden Mustern neu
ordnet. Dort gezupfte Saiten, hier verwirbel-
te Luft – beides sind Grundstoffe für Feinkost
aus Klang, für grazile Schwingungen jeweils
eigener Art, die sich – Mozart beweist es –





































Vom 18. bis 25. April gastierte das Orchester in Nürn-
berg, Wiesbaden, Essen, Köln, Aachen und München
unter Leitung seines Chefdirigenten Rafael Frühbeck
de Burgos. Solistin war die junge Geigerin Alina
Pogostkin, die kurz zuvor im 7. Außerordentlichen
Konzert restlos überzeugen konnte. Reiseprogramm:
:: Beethoven – 6. Sinfonie
:: Brahms – 3. Sinfonie
:: Strawinsky – Feuervogel-Suite (1919)
:: Wagner – Ausschnitte aus „Meistersinger“
:: Bruch – Violinkonzert Nr. 1
„Das Orchester präsentierte sich in hervorragender
Form, mit erlesener Klangkultur und ausgewogener
Balance zwischen den Instrumentengruppen.“
Nürnberger Zeitung (20. 4.)
„Beethovens berühmte Naturschilderungen ... bescher-
ten dank dem hervorragenden Orchester unter Burgos’
liebevoller Leitung einen warmen Auftakt … Die fabel-
haften Streicher fanden den schwierigen Spagat aus
Leichtigkeit und perfektem Zusammenklang, kein Klap-
pern oder dynamisches Auffallen trübte hier die
Beethovenschen weiten Lande … – die abschließende
Verklärung im Hirtengesang durch die vorzüglichen
Holzbläser und Hörner entsprang der schlüssigen
Gestaltung des Gesamtwerks“.
Westdeutsche Allgemeine aus Essen (20. 4.)
„Frühbeck de Burgos stand ein ausgezeichneter Klang-
körper zur Verfügung: ... zeichnete sich durch einen
warmen, fülligen Streicherklang, agile und klangschö-
ne Holzbläser sowie einen glanzvollen Blechbläser-
apparat aus … In schillernden, üppigen Farben, prä-
gnant herausgearbeiteter Rhythmik und nicht zuletzt
mit der gebündelten ,Blechkraft‘ des Schlusses von
Strawinskys ,Feuervogel‘-Suite präsentierte sich die
Dresdner Philharmonie hier ein weiteres Mal als Spit-
zenklangkörper, der zu Recht bejubelt wurde“.
Wiesbadener Tageblatt (21. 4.)
„… die Dresdner produzierten einen blühenden, schwel-
genden Brahms-Klang, der sich mit den besten Vor-
bildern messen kann. Was Wunder bei solchen Könnern
auch in den einzelnen Gruppen – wobei die Hörner wohl
den Vogel abschossen ... – Dass Schwelgen nicht
Undeutlichkeit bedeutet, erwies sich in abschließenden
,Meistersinger‘-Auszügen – die überwältigende Poly-
phonie des Vorspiels war bei aller Blech-Wucht in sel-
tener Klarheit zu hören.“ 
Kölner Stadt-Anzeiger (23. 4.)









Mo bis Fr 10 – 19 Uhr
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